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Joseph Jongen (1873 – 1953)
Hymne op. 78 für Harmonium und Klavier (1924)
Jean Langlais (1907 – 1991)
Diptyque pour piano et orgue op. 129 (1974)
1er Mouvement 
2nd Mouvement 
César Franck (1822 – 1890)
Prélude, Fugue et Variation op. 18 für Harmonium und Klavier (1865)
Prélude. Andantino cantabile – Lento – Fugue. Allegretto ma non troppo –  
Variation. Andantino Tempo primo
Paul Dukas (1865 – 1935)
»L’Apprenti sorcier« (Der Zauberlehrling) – Scherzo d’après  
une ballade de Goethe (1897)
Arrangement für Orgel und Klavier
Assez lent – Vif
Maurice Ravel (1875 – 1937)
2. Satz aus dem Konzert für Klavier und Orchester G-Dur (1930/31)
Arrangement für Klavier und Orgel
Adagio assai
Thierry Escaich (* 1965)
»Choral’s Dream« für Klavier und Orgel (2001)
George Gershwin (1898–1937)
»Rhapsody in Blue« (1924)
Arrangement für Orgel und Klavier
Olivier Latry | Orgel und Harmonium
Éric Le Sage | Klavier
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Duos für Klavier und Orgel? Gibt es über-
haupt Originalwerke für diese eigen-
willige Kombination? Selbst wenn man 
Fachleute danach fragt, erntet man oft 
nur ein Achselzucken. Und das ist auch 
kein Wunder, denn es scheinen Welten 
WOLFGANG STÄHR
Konzert für zwei Orchester
Musik für Orgel, Harmonium und 
Klavier 
zwischen den beiden Instrumenten zu  
liegen, sieht man einmal davon ab, dass  
sie jeweils über Tasten gespielt werden. 
Die Orgel erzeugt ihren Klang durch 
einen Luftstrom, der die Pfeifen anbläst, 
doch die Pneumatik birgt die Tücke, dass 
sich der Ton erst mit einer gewissen Ver-
zögerung nach dem Anschlag der Taste 
entfaltet; beim Klavier dagegen, dessen 
Saiten von Filzhämmerchen angeschla-
gen werden, geschieht das ganz unmittel-
bar. Ein Pianist, der mit einem Organis-
ten konzertiert, sollte sich also nicht vom 
Blick auf die Hände des Kollegen täu-
schen lassen. Aber oft genug ist ein sol-
cher Sichtkontakt beim Zusammenspiel 
erst gar nicht möglich, da der Organist an 
seinem Spieltisch auf der Orgelempore 
eingepfercht ist und in unmittelbarer 
Nähe nur selten Platz für einen Flügel 
bleibt. Am gravierendsten jedoch sind die 
Differenzen im Klangcharakter. »Jedes der 
beiden Instrumente«, erklärt der französi-
sche Komponist Thierry Escaich, »ist ein 
Orchester in sich selbst, aber auf unter-
Ein Kunstharmonium der Marke »Lindholm Imperial«. 
Diese Instrumente haben mit denjenigen, die hierzulande 
gelegentlich als notdürftiger Orgelersatz firmieren, 
wenig zu tun, sondern ermöglichen ein dynamisch und 
klangfarblich höchst differenziertes Spiel. Diese Art des 
Harmoniums, die heute nur noch schwer aufzutreiben ist, 
hatten Mahler, Schönberg und Schreker im Sinn, wenn sie 
dieses Instrument in ihren Kompositionen einsetzten.
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schiedliche Weise: die Orgel mit ihrem 
Reichtum an Farben und Registern, das 
Klavier mit seiner Klangfülle und flexib-
len Dynamik. Wenn man sie kombinieren 
will, muss man sie einander annähern.«
DAS SALONORCHESTER DES FOTOGRAFEN 
Dass sich im späten 19. Jahrhundert 
Komponisten wie Charles-Marie Widor, 
César Franck oder Camille Saint-Saëns 
auf dieses Wagnis einließen, hatte mit 
einem anderen Instrument zu tun, das 
damals seinen Siegeszug in der Haus- 
musik antrat: mit dem Harmonium, dem 
kleinen Bruder der Orgel. Wem das 
Klavier allein nicht mehr genügte und 
wer stattdessen eine Klangpalette 
verschiedenster instrumentaler Couleurs 
bevorzugte, der gönnte sich mit einer 
Heimorgel sein eigenes »Salonorchester«, 
für dessen Betrieb praktischerweise nur 
eine einzige Person nötig war. Zu den 
Freunden des Harmoniums zählte auch 
der belgische Rechtsanwalt Emile-Henri 
t’Serstevens, der noch heute in Kunst- 
kreisen ein Begriff ist, weil er als Amateur- 
fotograf unzählige Impressionen des 
Brüsseler Alltagslebens aufnahm und 
prominente Zeitgenossen porträtierte, 
darunter den befreundeten Komponisten 
und Organisten Joseph Jongen. Als 
Jongen an der Brüsseler Schola Musicae 
lehrte, spendierte t’Serstevens dem 
Institut 1908 ein kostbares Kunstharmo-
nium aus der Werkstatt von Victor Mazet. 
Jongen bedankte sich beim großzügigen 
Spender mit der Komposition seiner Trois 
pièces pour Harmonium, die er auch 
Emile-Henri t’Serstevens, Rechtsanwalt und Fotograf 
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JOSEPH JONGEN 
* 14. Dezember 1873 in Lüttich
† 12. Juli 1953 in Jalhay, Sart-lez-Spa 
Hymne für Harmonium  









beim Einweihungskonzert des Instruments 
am 6. April 1909 vortrug. Bei diesem 
Anlass erklang dann zur Krönung César 
Francks Prélude, Fugue et Variation in 
der Fassung für Harmonium und Klavier. 
Kein Zufall also, dass Jongen 15 Jahre 
später, 1924, bei seinem letzten Wid-
mungswerk für t’Serstevens und dessen 
Ehefrau Marie die ungewöhnliche Beset-
zungsidee Francks eins zu eins aufgriff: 
mit der Hymne op. 78. Zwar ist das Werk 
mittlerweile in der zwei Jahre später  
entstandenen Bearbeitung für Orgel  
und fünfstimmiges Streichorchester, die 
Jongen als Chef der Brüsseler Concerts 
populaires einrichtete, bekannter als 
in der Originalversion, doch sein medi-
tativer Klangcharakter kommt in der 
Koppelung von Klavier und Harmonium 
noch besser zum Ausdruck, weil es 
Jongen gelingt, die beiden Instrumente 
ideal miteinander zu verschmelzen. Die 
Hymne rollt einen impressionistisch an-
mutenden Klangteppich aus, zeigt aber 
auch eine Vorliebe für chromatische Wen-
dungen, die an Jongens Vorbild Richard 
Wagner denken lässt – schließlich war  
der belgische Komponist Schüler des 
Wagnerianers Vincent d’Indy und versah 





Zu den Granden der französischen Orgel-
musik im 20. Jahrhundert gehört der 1907 
in der Bretagne geborene Jean Langlais, 
der zunächst kaum für eine Virtuosen- 
und Komponistenkarriere prädestiniert 
schien, erblindete er doch im Alter von 
nur zwei Jahren. Ähnlich wie Louis 
Vierne und Gaston Litaize, die ebenfalls 
ihr Augenlicht verloren, trotzte er aber 
seinem Schicksal, studierte am Pariser 
Konservatorium bei Paul Dukas und Marcel 
Dupré und wirkte über vierzig Jahre 
lang als Titularorganist an der Basilika 
Sainte-Clotilde de Paris, in Nachfolge von 
César Franck und Charles Tournemire. 
Ganz abgesehen davon, dass er auch welt-
weit konzertierte und allein in den USA 
zwischen 1952 und 1981 mehr als 300 Mal 
auftrat. Umso erstaunlicher ist es, dass 
Langlais überdies als Komponist äußerst 
produktiv war: Sein Œuvre verzeichnet 
254 Werke mit Opuszahl – allein für die 
Orgel hat er mehr als 300 Stücke geschaf-
fen. Stilistisch orientierte er sich stärker 
an der Tradition als etwa der gleichaltrige 
Olivier Messiaen: Langlais integrierte bre-
tonische Volksweisen und gregorianische 
Intonationen in seine Werke, arbeitete 
mit modaler Harmonik und wandte sich 
in der Nachkriegszeit, als die Avantgarde 
schon triumphierte, lieber dem Neoklas-
sizismus zu. Erst in seinen letzten beiden 
Lebensjahrzehnten experimentierte er 
mit seriellen Mustern, mit Atonalität und 
Polyrhythmik.
Sein »Diptytique« von 1974 fällt eigentlich 
in diese späte Lebensphase – und weist 
doch auf seine Anfänge zurück. Denn 
Langlais griff hier ein unveröffentlichtes 
Werk aus dem Jahr 1936 auf, sein »Mou-
vement perpétuel« für Klavier, das er im 
zweiten der beiden Sätze präsentiert, 
nun angereichert um einen zusätzlichen 
Orgelpart. Das vorangestellte Allegro ba-
siert ebenfalls auf thematischem Material 
dieses frühen Klavierstücks, bringt die 
beiden Instrumente aber in ein ausgewo-
generes Wechselspiel, bei dem die Orgel 
Jean Langlais
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gleichwertiger Partner und nicht bloß 
Sekundant ist. Das Diptychon entstand 
auf Bitten von Langlais’ Kollegin Rolande 
Falcinelli, einer Orgelprofessorin am Pari-
ser Conservatoire, die bei Radio France 
ein Recital für Orgel und Klavier geben 
sollte und sich für diesen Zweck etwas 
Neues wünschte. Die Uraufführung fand 
am 11. Februar 1976 im Pariser Maison de 
la Radio statt, wobei Falcinelli den an-
spruchsvollen Klavierpart übernahm und 
das Orgelspiel ihrer Kollegin Marie-José 
Chasseguet überließ.
JEAN LANGLAIS
* 15. Februar 1907 in La Fontenelle, Bretagne
† 8. Mai 1991 in Paris





11. Februar 1976 in Paris im Maison de la  
Radio mit Rolande Falcinelli (Klavier) und 
Marie-José Chasseguet (Orgel)





Zumindest seine Sonate für Violine und 
Klavier dürften die meisten schon einmal 
gehört haben, ein unvergesslicher Ein-
druck. César Franck war ein Wahl-Fran-
zose aus Liège, geboren am 10. Dezember 
1822, Sohn eines Börsenmaklers, der ihn 
jahrelang als klavierspielendes Wunder-
kind vermarktete. Nachdem César Franck 
jedoch nicht länger bereit war, den Ambi-
tionen und Karriereplanungen seines 
Vaters zu gehorchen, kam es zum folgen-
schweren Bruch. Franck senior hätte den 
Sohn beinahe wirtschaftlich ruiniert, als 
er ihm zur Strafe sämtliche Auslagen und 
Aufwendungen in Rechnung stellte, die 
das Klavierstudium und die Tourneen ver-
langt hatten. 1857 wurde Franck als maître 
de chapelle an die im selben Jahr geweihte 
Pariser Kirche Sainte-Clotilde berufen, 
zwei Jahre später zum Hauptorganisten an 
der neuen Orgel bestimmt, einem Instru-
ment aus der Werkstatt des Pariser Orgel-
bauers Aristide Cavaillé-Coll. 
Und César Franck genoss als organiste  
titulaire an der Basilika bald schon  
einen sagenhaften Ruf, als auserwählter 
Musiker in höheren Sphären waltend.  
Obgleich er 1872 eine Professur am  
Pariser Conservatoire übernahm, blieb er 
der Kirche treu bis an sein Lebensende. 
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Nach seinem Tod im Jahr 1890 wurde  
auf Initiative seiner Schüler vor Sainte- 
Clotilde ein Denkmal errichtet, das 
Franck an der Orgel zeigt, in sich gekehrt, 
mit verschränkten Armen, während sich 
ein Engel über ihn beugt – ein Sendbote  
der göttlichen Inspiration? Noch in 
seinen irdischen Tagen war Franck mit 
dem Ehrentitel eines »Pater Seraphicus« 
bedacht und zum musikalischen Mittler 
zwischen Himmel und Erde verklärt wor-
den, im vertrauten Zwiegespräch mit den 
Seraphim vor dem Throne Gottes. Das 
Triptychon Prélude, Fugue et Variation 
op. 18, das Franck 1865 schuf, in zwei  
Fassungen, für Klavier und 
Harmonium und für die 
Orgel – es umfasst alles, was 
Musik nur bieten kann: for-
male Logik und klare Archi-
tektur, Passion, Eleganz, 
betörende melodische Schön-
heit und erlesenen Klangreiz.
César Franck nach einem Gemälde von Jeanne Rongier, 1885
CÉSAR FRANCK
* 10. Dezember 1822 in Lüttich
† 8. November 1890 in Paris
Prélude, Fugue et Variation 
für Harmonium und Klavier 
h-Moll op. 18
ENTSTEHUNG 








»Der Zauberlehrling«, Illustration von Ferdinand Barth aus »Goethes Werke«, 1885
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EIN ATEMBERAUBENDES CRESCENDO
 Mit »L’Apprenti sorcier«, am 18. Mai 1897 
in Paris unter Jubel und Trubel urauf-
geführt, präsentierte der Franzose Paul 
Dukas eine Komposition, eine Tondich-
tung, die vollkommen eins war mit ihrem 
literarischen Vorbild und dennoch als Or-
chesterscherzo ein sinfonisches Eigenle-
ben begründete. In Goethes Ballade vom 
»Zauberlehrling« fand Dukas das ideale 
Sujet, das ihn zu einer Musik von frap-
pierender Anschaulichkeit und Plastizi-
tät inspirierte. Die verträumte Ruhe des 
Anfangs, beziehungsreich mit Motiven 
des späteren Geschehens durchwirkt, die 
wagemutige Zauberlosung des Lehrlings, 
der sich aufrappelnde und verhängnisvoll 
marschierende Besen, der verzweifelte 
Streich mit der Axt, das flutende Wasser, 
schließlich das dezidierte Auftreten des 
gerade noch rechtzeitig zurückkehrenden 
Meisters: jede der Handlungsstationen 
gewinnt in Dukas’ Scherzo eindeutige 
und unverwechselbare Gestalt. Seine 
Musik erzählt, schafft einprägsame und 
überwältigende Bilder und verwirklicht 
PAUL DUKAS
* 1. Oktober 1865 in Paris
† 17. Mai 1935 ebenda
»L’Apprenti sorcier«  
(Der Zauberlehrling)




18. Mai 1897 in Paris
ZULETZT IN EINEM KONZERT DER 
DRESDNER PHILHARMONIE
Originalfassung für Orchester: 15. Oktober 2011 
unter Leitung von Kurt Masur
DAUER
ca. 11 Minuten
doch zugleich die »Gesetze der musikali-
schen Form«, die Dukas beachtet wissen 
wollte. Mit »L’Apprenti sorcier« gelang 
ihm eine einzigartige Komposition, ein 
hinreißend virtuoses, phantastisches  
und bizarres Stück, ein atemberaubendes 
Crescendo. Und am Ende wird alles gut.
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TAKT FÜR TAKT
»Eines Tages, bei einem Abendessen«, 
erzählte die französische Pianistin Mar-
guerite Long, »eröffnete mir Ravel rund-
heraus: ›Ich schreibe gerade ein Konzert 
für Sie; hätten Sie etwas dagegen, wenn 
es pianissimo und mit Trillern endete?‹ 
›Natürlich nicht!‹, antwortete ich, über-
glücklich angesichts der Erfüllung dieses 
Traumes eines jeden Virtuosen.« Doch 
für längere Zeit blieb es bei dem Verspre-
chen auf eine unbestimmte Zukunft. Er-
mattungszustände und quälende Schlaf-
losigkeit, Vorboten seiner unheilbaren 
Krankheit, behinderten Maurice Ravel 
bei der Arbeit. Einem Freund gestand er: 
»Ich werde mit meinem Konzert einfach 
nicht fertig, also muss ich jetzt auf Schlaf 
verzichten. Wenn mein Werk vollendet 
ist, ruhe ich mich erst einmal aus – in dieser 
Eine illustre Gesellschaft, die sich anlässlich von Ravels 53. Geburtstag 1928 in 
New York zusammengefunden hatte: Die Dame ist die Gastgeberin Eva Gauthier. 
Links der Dirigent Oskar Fried, der sich u.a. als ein Mahler-Interpret einen 
Namen gemacht hatte. Am Klavier sitzt Maurice Ravel. Ganz rechts steht George 
Gershwin. Der Herr neben ihm ist Manoah Leide-Tedesco, ein Komponist, 








oder in der anderen Welt.« Erst zwei 
Monate vor der auf den 14. Januar 1932 
verschobenen Uraufführung überbrachte 
Ravel seiner Solistin Marguerite Long das 
Manuskript. »Schnell wurde mir klar, wie 
ungeheuer wenig Zeit mir noch blieb. Zu 
allem Überfluss ging mir Ravel jetzt auch 
noch mit seiner genialen Gabe, seine und 
die Zeit anderer Leute zu vergeuden, auf 
die Nerven.« Trotzdem zeigte sich Long 
bestens vorbereitet, als Ravels Konzert  
in der Pariser Salle Pleyel seine Premiere 
erlebte. Von Anfang an war dem Stück  
ein grandioser Erfolg beschieden. 
Ravel nannte sein Concerto pour piano et 
orchestre ein »Konzert im echten Sinne 
des Wortes: Ich meine damit, dass es  
im Geist der Konzerte von Mozart und 
Saint-Saëns geschrieben ist. Eine solche 
Musik sollte meiner Meinung nach  
13
aufgelockert und brillant sein und nicht 
auf Tiefe und dramatische Effekte ab-
zielen.« Dem Mozartschen Geist huldigte 
Ravel in seinem Konzert als einem  
»Inbegriff beseelter Form«, wie Hans Heinz 
Stuckenschmidt in seinem Buch über den 
Komponisten darlegt. Namentlich das 
»Adagio assai« orientiert sich am Vorbild 
der Klavierkonzerte Mozarts: Die innige 
Zwiesprache zwischen dem Klavier und 
den Bläsern lässt insbesondere an das  
c-Moll-Konzert KV 491 denken. Marguerite 
Long hat diesen langsamen Satz als eine 
große Herausforderung an die Pianistin 
empfunden: »Ich sprach mit Ravel über 
meine Furcht, nach dem so phantasievollen 
und brillant orchestrierten ersten Satz 
auf dem Klavier allein die Kantabilität der 
Melodie während einer so ausgedehnten 
und langsam fließenden Phrase nicht 
fortführen zu können. ›Diese fließende 
Phrase!‹, rief Ravel. ‚Wie habe ich daran 
gearbeitet, Takt für Takt! Ich bin fast 
daran verzweifelt!‘« 
MAURICE RAVEL
* 7. März 1875 in Ciboure
† 28. Dezember 1937 in Paris
Konzert für Klavier und 




14. Januar 1932 in Paris mit Marguerite Long  
als Solistin und dem Orchestre Lamoureux 
unter Leitung von Maurice Ravel
ZULETZT IN EINEM KONZERT DER 
DRESDNER PHILHARMONIE
Originalfassung: 13. März 2016 mit  
Pascal Rogé als Solist unter Leitung von 
Aleksandar Markovic
DAUER
ca. 10 Minuten (nur 2. Satz)
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DER MORGENSTERN
Als der 1965 in der Île-de-France geborene 
Thierry Escaich vom Printemps des Arts 
de Monte-Carlo den Auftrag erhielt, für 
das Frühjahrsfestival 2001 ein neues Werk 
für Orgel und Klavier zu komponieren, 
wusste er sogleich, dass er keinen Kampf 
zweier Titanen inszenieren wollte. Auch 
schien es ihm nicht opportun, die beiden 
divergierenden Instrumente bloß in ein 
Wechselspiel zu setzen, bei dem das eine 
führt und das andere auf die Begleitung 
beschränkt ist. Nein, Escaich ging es um 
einen sinfonischen Mischklang, in dem 
sich die unterschiedlichen Qualitäten 
befruchten. In »Choral’s Dream«, wie er 
sein Werk nannte, belebt das Klavier mit 
Arpeggien, Ostinati, wellenartigen Tex-
turen und schnellen Läufen denn auch 
den eher statischen Klang der Orgel und 
steuert perkussive Akzente bei. Umge-
kehrt eröffnet die Orgel einen erweiterten 
Resonanzraum für das Klavier, unter 
Einsatz der extremen Register und Lagen. 
Escaich gelingen dabei so frappierende 
und raffinierte Klangmischungen, dass 
man zuweilen gar nicht mehr unter-
scheiden kann, welches Instrument für 
welchen Effekt verantwortlich ist.
Gleich der Beginn des Werks mit seinen 
verschleierten Klavierklängen entfaltet 
eine entrückte, traumhafte Atmosphäre, 
wirkt wie in Mondlicht getaucht, und 
die Orgel konterkariert diese Stimmung 
nicht, sie gleitet fast unmerklich in das 
Geschehen mit hinein. Nach und nach 
schälen sich aus dem Klangstrom be-
kannte Motive heraus, etwa der Luther-
Choral »Aus tiefer Not schrei ich zu dir«, 
dann Johann Sebastian Bachs »Herz-
liebster Jesu, was hast du verbrochen«: 
Thierry Escaich
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Thierry Escaich hat als Titularorganist an 
der Pariser Kirche Saint-Étienne-du-Mont 
unzählige Male gerade über diese Melodie 
improvisiert. Den Schlusspunkt aber  
setzt Philipp Nicolais Kirchenlied »Wie 
schön leuchtet der Morgenstern«,  
das den nächtlichen Traum beendet und  
das Geschehen sanft zur Ruhe bringt.  
Etwas Unwirkliches haftet Escaichs  
Choralfantasie an: Das Bekannte erscheint  
verfremdet, halluziniert, wie eine  
Reminiszenz aus einer fernen Welt. Eine 
suggestive und faszinierende Klang- 
erfahrung, die so tatsächlich nur mit  
diesen beiden Instrumenten möglich ist.
THIERRY ESCAICH
* 8. Mai 1965 in Nogent-sur-Marne
»Choral’s Dream«  




11. Mai 2001, salle des Variétés,  
Monaco mit Claire-Marie Le Guay (Klavier)  
und Thierry Escaich (Orgel)





WHAT IS AMERICAN MUSIC?
Unter dieser Schlagzeile 
kündigte der gefeierte 
Bandleader Paul White- 
man zu Beginn des  
Jahres 1924 im »New York 
Tribune« ein Konzert an, 
das mit spektakulären 
Uraufführungen die ge-
nannte Frage ergründen 
sollte. Paul Whiteman, 
ein ehemaliger Bratschist 
aus Denver, hatte sich 
auf diese publikumswirk-
same Weise, mit Instinkt, 
Geschäftssinn und un-
verwüstlichem Selbstbe-
wusstsein, den Weg nach 
oben gebahnt. Wenn er im mondänen 
Palais Royal am Broadway auftrat, im 
Smoking oder im weitgeschnittenen 
Frack, die weißen Handschuhe anlegte 
und mit effekthascherisch ellenlangem 
Taktstock sein neunköpfiges »Orchester« 
dirigierte, erinnerte der stämmige Mann 
mit Schnurrbart und Zylinder an ein  
elegantes Double von Oliver Hardy. 
 Paul Whiteman, hier zusammen mit Maurice Ravel
Mit seinem Konzert, das er etwas hoch-
trabend als »Experiment in Modern 
Music« anpries, versprach Whiteman den 
New Yorkern ein »Tongedicht in synko-
piertem Rhythmus«, eine »Amerikanische 
Suite« – und ein »Jazz-Konzert«, an dem 
George Gershwin derzeit noch arbeite. 
Der ahnungslose Komponist selbst  
aber erfuhr davon erst aus der Zeitung, 
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als ihm sein Bruder Ira die Anzeige vom 
4. Januar 1924 vorlas. Obgleich er mitten 
in den Vorbereitungen zur Premiere 
seines jüngsten Musicals steckte, brachte 
ihn die Überrumpelungstaktik des  
»King of Jazz« nicht in Verlegenheit. Tat-
sächlich begann Gershwin umgehend mit 
der Komposition eines Konzerts. Am  
25. Januar bereits war das Werk fertig, 
eine Rhapsodie für Klavier und Jazzband, 
frei, impulsiv und unberechenbar in der 
Form, jugendlich und überschwänglich 
im Charakter. Den zündenden Titel des 
Stücks, »Rhapsody in Blue«, verdankte  
Gershwin seinem Bruder, der eine  
Ausstellung des amerikanischen Malers 
George Gershwin
James Whistler besucht und dort Bilder 
wie »Symphony in White« oder »Nocturne 
in Blue and Silver« gesehen hatte. Der 
poetische Name der Rhapsodie trifft zu-
gleich ins Herz dieses »Jazz-Konzerts«, 
den langsamen Mittelteil, den Blues.
Was ist amerikanische Musik? Paul  
Whitemans ambitioniertes Programm 
ging am 12. Februar 1924 – ein symbol-
trächtiges Datum: Abraham Lincolns 
Geburtstag – über die Bühne der New 
Yorker Aeolian Hall. Doch das Spektakel 
wäre bald der Vergessenheit anheimgefal-
len, hätten Whitemans Band und George 
Gershwin an jenem Abend nicht die 
»Rhapsody in Blue« uraufgeführt, die mit 
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dem Sensationserfolg der ersten Stunde 
ihren Siegeszug um die Welt antrat und 
auf die Frage nach der amerikanischen 
Musik eine umwerfende, unwiderlegbar 
treffende Antwort gab. Und genau darauf 
kam es Gershwin an: »Ich versuchte mit 
der Rhapsody unsere Lebensart zu  
schildern, die schnellen Veränderungen,  
die Geschwindigkeit unseres modernen 
Lebens mit seiner Rastlosigkeit, dem  
Chaos und der Vitalität«, verriet Gershwin. 
»Ich hörte sie als eine Art musikalischen 
Kaleidoskops von Amerika – unseres 
riesigen Schmelztiegels, unseres unnach-
ahmlichen nationalen Elans, unseres 
großstädtischen Wahnsinns.«
GEORGE GERSHWIN
* 26. September 1898 in Brooklyn,  
New York City
† 11. Juli 1937 in Hollywood, Los Angeles
»Rhapsody in Blue«
ENTSTEHUNG 
komponiert im Januar 1924, wobei die 
Instrumentation auf der Grundlage von 
Gershwins Angaben bis zum 4. Februar  
von Ferde Grofé ausgeführt wurde
URAUFFÜHRUNG
12. Februar 1924 in New York mit  
George Gershwin am Klavier
ZULETZT IN EINEM KONZERT DER 
DRESDNER PHILHRMONIE
Originalfassung für Bigband: 17. Juli 2011 





Der französische Organist Olivier 
Latry, einer der führenden Orga-
nisten unserer Zeit, tritt in den gro-
ßen Konzerthäusern der Welt auf, 
ist Gast führender Orchester unter 
renommierten Dirigenten, nimmt 
für bedeutende Labels auf und hat 
eine beeindruckende Anzahl von 
Uraufführungen gespielt.
Olivier Latry wurde im Alter von 
23 Jahren zum Titularorganisten 




Paris ernannt und ist 
seit 2012 emeritierter 
Organist am Orchestre 
National de Montréal. 
Er ist in erster Linie ein 
versierter, reflektierter 
und wagemutiger Mu-
siker, der alle Bereiche 
der Orgelmusik er-
forscht und ein außer-
gewöhnliches Improvi-
sationstalent besitzt.
Olivier Latry tritt regelmäßig in 
Konzerten in der Berliner Philhar-
monie, der Pariser Philharmonie, 
der Disney Hall, der Davies Hall 
in San Francisco, dem Concertge-
bouw in Amsterdam, der Elbphil-
harmonie in Hamburg, der Verizon 
Hall in Philadelphia, dem Leip-
ziger Gewandhaus, dem Wiener 
Musikverein und dem Wiener Kon-
zerthaus, dem Budapester Palast 
der Künste und der Royal Festival 
Hall auf.
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Er konzertierte mit Dirigenten  
wie Myung-Whun Chung, Andris  
Nelsons, Esa-Pekka Salonen, 
Stephane Denève, Fabien Gabel, 
Christoph Eschenbach, Alain  
Altinoglu, Kent Nagano, Edo de 
Waart und Jukka-Pekka Saraste.
In den Spielzeiten 2017/18 und 
2018/19 war Olivier Latry Palastor-
ganist  der Dresdner Philharmonie.
Aufgrund seiner starken Verbun-
denheit mit dem französischen 
Orgelrepertoire nahm er Olivier 
Messiaens Gesamtwerk für Orgel 
für Deutsche Grammophon auf, 
das er auch in Konzerten in Paris, 
London und New York spielte so-
wie 2005 ein César Franck-Album.
2013 veröffentlichte er Trois Siècles 
d'Orgue à Notre-Dame de Paris 
beim Label Naïve, das Musik von 
früheren und aktuellen Organisten 
der Kathedrale Notre-Dame ent-
hält. Im März 2019 begann er eine 
Zusammenarbeit mit dem Label  
La Dolce Volta mit dem Album 
»Bach to the Future«. Das an der 
Orgel von Notre Dame de Paris  
eingespielte Projekt ist Bachs  
Transkriptionen und Original- 
werken gewidmet.
Olivier Latry, ein ehemaliger 
Student Gaston Litaizes, unter-
richtet heute am Conservatoire 
National Supérieur de Paris und 
wurde weltweit mit zahlreichen 
internationalen Auszeichnungen 
und Preisen geehrt, unter anderem 
mit dem Preis der Stiftung Cino 
und Simone Del Duca (Institut de 
France-Académie des Beaux) 2000. 
2010 erhielt er einen Ehrendoktor 
der McGill University in Montreal, 
Kanada.
Von 2019 bis 2022 ist er William T. 
Kemper Artist-in-Residence an der 




Seit Wettbewerbserfolgen in den 
1980er Jahren tritt er als Solist in 
Europa, Amerika und Asien auf, 
beispielsweise in der Wigmore 
Hall, der Suntory Hall, der Carnegie 
Hall, der Hamburger Laeiszhalle, 
der Pariser Philharmonie, dem 
Théâtre des Champs-Elysées, der 
ÉRIC  
LE SAGE
Éric Le Sage, derzeit einer der 
prominentesten französischen 
Pianisten, wird für die Poesie und 
Empfindsamkeit seines Spiels 
gerühmt. Geboren in Aix-en-Pro-
vence, schloss er als 17-Jähriger 
sein Klavierstudium am Pariser 
Konservatorium ab, bevor er nach 
London zu Maria Curcio ging. 
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Kölner Philharmonie, der Alten 
Oper Frankfurt oder auch dem 
Amsterdamer Concertgebouw. 
Als Solist war er beim Los Angeles 
Philharmonic, dem Philadelphia 
Orchestra, dem Toronto Symphony 
Orchestra, dem Saint-Louis Sym-
phony Orchestra, dem Berliner 
Konzerthausorchester, dem SWR 
Sinfonieorchester und den Bremer 
Philharmonikern zu Gast und 
hat mit Dirigenten wie Edo de 
Waart, Stéphane Denève, Pablo 
Gonzalez, Louis Langrée, Fabien 
Gabel, Michel Plasson, Kazuki 
Yamada, Alondra de la Parra, 
Lionel Bringuier, François Leleux, 
Michael Stern, Sir Simon Rattle 
und Yannick Nézet-Seguin zusam-
mengearbeitet. Als leidenschaft-
licher Kammermusiker ist Éric 
Le Sage bei vielen renommierten 
Partnern gefragt, darunter Emma-
nuel Pahud, Paul Meyer, Quatuor 
Ébène, François Leleux, Les Vents 
Français, François Salque, Lise 
Berthaud, Daishin Kashimoto. 
Darüber hinaus leitet er das Inter-
nationale Kammermusikfestival in 
Salon-de-Provence. Unter seinen 
zahlreich prämierten CDs ragt 
die 2010 vollendete Gesamtauf-
nahme der Klavierwerke Robert 
Schumanns hervor, ausgezeichnet 
mit dem Jahrespreis der deut-
schen Schallplattenkritik. Zuletzt 
veröffentlichte er Nocturnes von 
Gabriel Fauré sowie Kammer- 
musikwerke u.a. von Berg, Mahler 
und Schönberg. Seit 2010 lehrt er 






Large open Diapason 8’ 





Quinte 2 2/3’ 
Octave 2’ 
Mixtur 4-5fach 2’ 
Cornet 3-5fach  2’ 
Trompete 8’ 
















French Horn Transm. IV  8’
– Tremulant
Mit rund 4000 Pfeifen und 67 Registern 
wurde die Konzertsaalorgel besonders 
für das große sinfonische Repertoire des 
19. und 20. Jahrhunderts geschaffen und 
nimmt damit unter den Dresdner Orgeln 
eine Sonderstellung ein. Von der Firma 
Eule Orgelbau Bautzen GmbH geplant 
und gebaut, korrespondiert sie technisch 
und klanglich mit den speziellen An-
forderungen der Raumakustik im neuen 
Konzertsaal. Ihre Konstruktion ist von 
der Klanglichkeit eines großen Sinfonie- 
orchesters inspiriert und dient ihm so-
wohl solistisch als auch in Begleitung als 
adäquater Partner. Wie bei einem großen 
Orchester der Zeit Wagners, Brahms’, 
Bruckners, Mahlers oder Regers weist die 
Orgel eine außergewöhnliche dynami-
sche Bandbreite und eine große Vielfalt 
an Klangfarben auf.














Viol-Cornett 3fach 3 1/5’











im Schweller II. Man.:
French Horn 8’
Bombarde (frei ankoppelbar)





Grand Bourdon 32’ 
Open Wood 16’ 
Principal (Transmission I) 16’ 
Violon 16’ 
Subbass (Extension) 16’ 
Gedacktbass 


















– 10 Normalkoppeln IV-I, III-I, 
II-I, III-II, III-I, II-I, I-P, II-P, 
III-P, IV-P
– 5 Normalkoppeln Bombarden- 
werk an I, II, III, IV und P
– 5 Superoktavkoppeln III-III, 
III-I, II-II, II-I, IV-P
– 5 Suboktavkoppeln III-III, III-
I, II-II, II-I, I-I
– Manualtausch II gegen III 
(Druckknopf zwischen den 
Manualklaviaturen)




– Walze (mit 4 einstellbaren 
Programmen), Walze an (Tritt)
– Setzeranlage System Eule  
mit unbegrenzter Zahl an Nut-
zern mit jeweils  
unbegrenzter Zahl an  
Kombinationsfolgen zu je 1.000 
Einzelkombinationen
– MIDI-Anschluss mit Auf-
zeichnungsfunktion in einem 
Schubkasten links
Schleifladen mit elektrischen Trakuren und optoelektronischen Tastenkontakten
Datenübertragung über BUS-System
Fahrbarer Spieltisch, Oberteil elektrisch höhenverstellbar
4.109 Pfeifen, davon 223 aus 6 Registern im Prospekt sichtbar (incl. 96 Blindpfeifen)
Größte Pfeife: Contraposaune 32’ Ton C 9,23 m
Größte Prospektpfeife: Principal 16’ C 6,73 m
14 große Windladen, 18 Einzeltonladen
10 Magazinbälge (für die Manuale I bis III jeweils doppelfaltig), 3 Vorbälge, 2 Normaldruck-  
und 1 Hochdruckventilator, auf dem Dachboden über der Orgel
Orgeleigene klimagesteuerte Belüftungsanlage
Winddrücke: Hauptwerk 114 mmWS, II. Manual 105 mmWS, III. Manual 118 mmWS, Bombarde  
und Melodia 190 mmWS, Tuba Sonora und French Horn 450 mmWS, Pedal 110 bis 127 mmWS,
Stimmton: 443 Hz bei 21° C, Stimmungsart gleichschwebend
Maße (Hauptteil): Breite 14,7 m, Tiefe 3,3 m, Höhe 8,5 m





Schloßstraße 2  
01067 Dresden









Die Texte sind Originalbeiträge 
für dieses Heft; Abdruck nur mit 
ausdrücklicher Genehmigung des 
Autoren. 
Wolfgang Stähr, geboren 1964 in 
Berlin, schreibt über Musik und Lite-
ratur für Tageszeitungen (u.a. Neue 
Zürcher Zeitung), Rundfunkanstalten, 
die Festspiele in Salzburg, Luzern und 
Dresden, Orchester wie die Berliner 
und die Münchner Philharmoniker, 
Schallplattengesellschaften, Kon-
zert- und Opernhäuser; er verfasste 
mehrere Buchbeiträge zur Bach- und 
Beethoven-Rezeption, über Haydn, 




Wikimedia Commons:  








Deyan Parouchev: S. 20
Jean-Baptiste_Millot: S. 22
MUSIKBIBLIOTHEK
Die Musikabteilung der  
Zentralbibliothek (2. OG) hält 
zu den aktuellen Programmen 
der Philharmonie für Sie in 
einem speziellen Regal  





T +49 351 4866-866 
MO – FR 10 – 19 Uhr




Die Dresdner Philharmonie als Kultur- 
einrichtung der Landeshauptstadt  
Dresden (Kulturraum) wird mitfinanziert 
durch Steuermittel auf der Grundlage des 
vom Sächsischen Landtag beschlossenen 
Haushaltes. 
Bleiben Sie informiert: 
dresdnerphilharmonie.de 
kulturpalast-dresden.de
